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Alors qu’une exposition nous offre généralement à voir les œuvres comme des produits finis, résolus, prêts à être diffu-
sés ou même conservés, les propositions de Lucie Rocher et de Simon M. Benedict réfléchissent plutôt l’image que l’on 
se fait des espaces du travail, des processus de création et de l’art en train de se faire.
L’œuvre arrive souvent par accident. C’est en menant 
un travail de spatialisation de l’image que Lucie 
Rocher transpose dans l’exposition une idée du 
chantier ou de l’atelier, où l’œuvre est ainsi en devenir 
ou en transformation, sans devoir de définition. La 
photographie y est une œuvre, mais elle est aussi le 
résidu ou le matériau d’une autre. Car au-delà du cadre 
de la photographie, au-delà des limites de l’exposition, 
l’œuvre a la possibilité de continuer à exister, de se 
transformer, jusqu’à apparaître ailleurs autrement, dans 
un autre temps, en périphérie de maintenant. Le travail 
de l’art est ainsi présenté comme une forme de mise 
en abyme, où chaque œuvre intègre de façon inhérente 
celles qui la précèdent, en plus de résider quelque part 
dans celles à venir.
L’exposition Étant donnés a été réalisé en collaboration 
avec L’Œil de Poisson qui a offert une résidence de 
production à Lucie Rocher.
Dans la culture populaire, la figure de l’artiste semble 
condamnée à être associée à celle du peintre, avec 
tous les stéréotypes qui l’accompagnent : son regard 
et sa gestuelle, ses épreuves et ses peines, son génie 
et sa fatalité. Prenant comme matériau des extraits de 
films biographiques de peintres légendaires (van Gogh, 
Pollock, Kahlo...), Simon M. Benedict compose une 
nouvelle histoire qui décortique le portrait fragmenté 
que l’on fait de l’artiste. Des ellipses et des boucles 
visuelles et sonores forcent cet artiste type à répéter 
les mêmes gestes ou les mêmes affirmations, malgré sa 
détermination à faire ce qui n’a jamais été fait avant. En 
performance devant des spectateurs, le héros artistique 
– le plus souvent un homme blanc – devient en quelque 
sorte un équivalent de son œuvre. 
Ces expositions font partie de la programmation Inventer le risque, qui invite à reconsidérer nos façons de faire la 
création et de penser l’image.
Épistémologiquement, l’imaginaire de la production 
concevait le monde comme matières engagées dans des 
rapports objectifs et finis de transformation. Il semble que 
l’imaginaire de la reproduction technologique conçoive 
plutôt le monde comme processus de synthèse, perpétuel-
lement accéléré par d’infinis courants de virtualités.
– René Lapierre, L’Atelier vide
Le travail active la matière du monde, c’est ce qui lui donne 
forme, ce qui la modèle selon une volonté, un plan, une 
ambition. L’échelle de cette matière n’a pas d’importance : 
tout commence au niveau moléculaire, pour éventuellement 
y retourner. Entre-temps sont créés des images et des 
objets, des outils et des espaces. Puis d’autres outils qui 
remodèleront la matière, recomposeront les images, et 
d’autres espaces où travailler différemment. La matière suit 
un cycle qui lui appartient et la possède tout à la fois. C’est 
aussi ce qu’on pourrait nommer le processus. 
Le mot processus vient du latin pro (au sens de « vers 
l’avant ») et de cessus, cedere (« aller, marcher »), ce qui 
signifie aller vers l’avant, avancer. Le processus projette et 
envisage. Dans ce mouvement, cette avancée, se trouve 
ce qu’on ne sait pas encore, ce qu’on ne connaîtra qu’au 
terme d’un ensemble complexe de gestes, d’intuitions et de 
décisions. C’est le travail lorsqu’il active l’inconnu, lorsqu’il 
progresse à l’aveugle dans l’espace de l’atelier et dans 
celui, abstrait, de la pensée. Dans le processus logent des 
vestiges du temps : les passages de la matière. 
Si l’immobilité de l’image photographique ne peut traduire 
la littéralité du mouvement qui parfois l’habite, elle en est 
le témoin silencieux. En contrepartie, la vidéo et le cinéma 
redonnent à l’écran le caractère mouvant de toute chose. 
Au cœur du processus cependant, l’image – quelle qu’elle 
soit – danse, se superpose et se juxtapose, se voile ou 
reflète un hors-champ. Qu’elle soit fixe ou non, elle étend 
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ses possibilités et distend le réel. Le processus mobilise 
l’image, il la meut dans un espace donné.
L’atelier est un espace à la fois donné et témoin. Et c’est 
désormais un lieu physique tout autant qu’un écran : la 
projection d’idées excède le contexte, crée du réseau. 
D’infinis courants de virtualités traversent l’atelier, infiltrent 
l’art et le reste, le monde et sa production, son activité. 
Ce faisant, le processus se désancre de la matière de 
manière à devenir labeur désincarné. Un travail de 0 et de 
1 cohabite avec le modelage et la coupe du bois, la pein-
ture et la photographie. Mais l’atelier demeure habité : 
labeur et attente l’occupent, une attention est à l’œuvre.
Dans l’atelier aussi, l’artiste : observant l’ordre et le 
désordre de la vie, catalysant l’idée de transformation du 
monde, de transmutation des matières. Derrière le labeur 
artistique, il active les processus et travaille à désorienter 
l’existence des choses en les interrogeant – agglomérant 
et atomisant leur cœur battant. Il rompt des liens, déplace 
des préfixes, remixe, puis repense la récursivité des pro-
cédures. Il reformule incessamment un rapport au monde 
qui ne peut être fixé – qui n’est jamais autre chose que 
résilience et métamorphose.
